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25. Juni 2005, 19.30 Uhr
Sonntag
26. Juni 2005, 11.00 Uhr
Festsaal des Kulturpalastes
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Pablo Picasso
„Ma Jolie“ (1914)
Die Worte „Ma Jolie“
auf dem Notenblatt,
das an der Rückwand
lehnt, stammen aus
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Frederick Delius (1863 – 1934)
„The Walk to the Paradise Garden“ –
Intermezzo from „A Village Romeo and Juliet“
(einsätzig) Lento
Frederick Delius
„La Calinda“ – Tanz aus der Oper „Koanga“
(einsätzig) Moderato, con grazia
Wolfgang Amadeus Mozart (1756 – 1791)




P A U S E
Edward Elgar (1857 – 1934)
„Enigma“– Variationen über ein Originalthema für Orchester op. 36
Thema Andante
I. (C.A.E.) L’istesso tempo
II. (H.D.S.-P.) Allegro
III. (R.B.T.) Allegretto






X. (Dorabella) INTERMEZZO Allegretto
XI. (G.R.S.) Allegro di molto
XII. (B.G.N.) Andante
XIII. (***) ROMANZA Moderato
XIV. (E.D.U.) F INALE Allegro
Programm
5
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Alan Buribayev, geboren 1979, entstammt ei-ner kasachischen Musikerfamilie. Er studier-
te am Staatlichen Kasachischen Konservatorium
und setzte sein Dirigierstudium an der Musik-
hochschule in Wien bei Urosˇ Lajovic fort. In der
Saison 1998/99 begann er seine Dirigentenlauf-
bahn als Kapellmeister beim Sinfonieorchester in
Karaganda (Kasachstan), erregte jedoch nach dem
Gewinn des Lovro-von-Matacˇic´-Dirigierwettbe-
werbs in Zagreb internationale Aufmerksamkeit.
Dieser Erfolg führte ihn zu verschiedenen euro-
päischen Orchestern. 2001 erreichte er das Fina-
le des Malko-Dirigierwettbewerbs in Kopenhagen,
und nachdem kein 1. Preis zu vergeben war, wur-
de ihm wegen seines außergewöhnlichen Talents
ein Spezialpreis zugesprochen. Einer der Juroren,
Juri Temirkanow, Chefdirigent der St. Petersbur-
ger Philharmonie und mehrere Jahre Erster Gast-
dirigent der Dresdner Philharmonie, lud ihn zu
einem Gastdirigat in sein Orchester ein, das er
im Dezember 2002 mit großem Erfolg bestand.
Alan Buribayev gewann 2001 auch den prestige-
trächtigen Antonio-Pedrotti-Dirigierwettbewerb
in Italien.
Inzwischen wird der junge Dirigent zu verschie-
denen namhaften Orchestern in Europa eingela-
den und wurde im März 2003 zum Ersten Gast-
dirigenten des Astana Symphony Orchestra, dem
Orchester der Hauptstadt Kasachstans, berufen.
Inzwischen hat er dieses Orchester als Chefdiri-
gent übernommen. Seit der laufenden Saison ist
er zudem Generalmusikdirektor des Meininger
Theaters.
2003 dirigierte er Tschaikowskis Oper „Pique
Dame“ in der Opéra National de Lyon und über-
nahm zwei Konzerte des erkrankten Juri Temir-
kanow auf einer Tournee der St. Petersburger
Philharmoniker in Tokyo und Nagoya. Auch war
er Teilnehmer der Internationalen Dirigentenaka-
demie der „Allianz Cultural Foundation“ bei Kurt
Zum dritten Mal als Gast
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Masur und Christoph von Dohnanyi in London,
getragen von zwei großen Klangkörpern, dem
London Philharmonic Orchestra und dem Philhar-
monia Orchestra.
Nach seinem höchst erfolgreichen Debüt 2003 im
8. Zyklus-Konzert (12./13.April) gastierte Alan
Buribayev im gleichen Jahr erneut bei der Dresd-
ner Philharmonie im 3. Außerordentlichen Kon-
zert am 6. Dezember. Nun dürfen wir uns auf eine
Wiederbegegnung freuen.
7
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2003 wurde im Auftrag
von ARTE und BR in
den USA und in Indien
ein dritter Film über








2004 bei ARTE und in
der ARD ausgestrahlte
Film ist unter dem Titel




Gilles Apap, von Yehudi Menuhin „der Geigerdes 21. Jahrhunderts“ genannt, hat sich welt-
weit einen Namen gemacht durch seine einzigar-
tige Fähigkeit, so unterschiedliche traditionelle Mu-
siken wie Gypsy, American Bluegrass, Irish Fiddling
oder indische Musik mit der Interpretation von
Standardwerken der klassischen Musik gleichbe-
rechtigt zu verbinden und so sein musikalisches
Credo, daß „alle Musik gleich erschaffen ist“, au-
ßerordentlich erfolgreich umzusetzen. 
1963 in Algerien geboren und aufgewachsen in
Nizza, war er Schüler von André Robert, Gustave
Gaglio (Conservatoire de Nice) und Vera Reynolds
(Conservatoire National Supérieur de Lyon). Er be-
endete seine Ausbildung im Alter von 19 Jahren mit
besonderer Auszeichnung und war Stipendiat ver-
schiedener großer Kunststiftungen. Anschließend
ging er nach Amerika, um am Curtis Institute of
Music zu studieren und lebt seitdem in Kalifornien,
wo er bis 2003 Konzertmeister des Santa Barbara
Symphony Orchestra war. Als er 1985 den Interna-
tionalen Yehudi-Menuhin-Wettbewerb in der Kate-
gorie „Zeitgenössische Musik“ gewann, wurde Me-
nuhin auf sein Talent aufmerksam. Daraus entstand
ein freundschaftlicher Kontakt, der bis zum Tode
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von Gilles Apap käuflich
erworben werden.




Menuhins andauerte. So lud Menuhin ihn 1989
ein, im Rahmen der Enescu Foundation in der Ber-
liner Philharmonie zu spielen und mit der zuletzt
von Menuhin geleiteten Sinfonia Varsovia aufzu-
treten. Gemeinsam arbeiteten sie noch kurz vor
Menuhins Tod an einem Film über Mozarts 3. Vio-
linkonzert. Der Film – posthum „in memoriam Sir
Yehudi Menuhin“ mit der Sinfonia Varsovia für
ARTE gedreht – wird regelmäßig von europäischen
Fernsehsendern wieder ausgestrahlt.
Neben weiteren Konzerten und Plattenprojekten
mit der Sinfonia Varsovia spielt Apap mit vielen be-
kannten Orchestern in Europa. Darüber hinaus hat
er Konzert-Tourneen in Kanada, Nord- und Süd-
amerika, Skandinavien, Frankreich, Portugal, Italien
und Deutschland gemacht, tritt bei internationa-
len Festivals auf (war u.a. Gast bei den Dresdner
Musikfestspielen) und gastierte in Rußland, Austra-
lien, Indien und China. Er ist regelmäßiger Gast der
Menuhin Foundation. 
Apap hat an der Menuhin Academy in Gstaad, an
der Menuhin School in London und an der Uni-
versity of Benares (Indien) unterrichtet und gibt re-
gelmäßig internationale Meisterklassen und Work-
shops. Für Sony Classical hat Apap mit seiner Band
„The Transsylvanian Mountain Boys“ drei CDs ein-
gespielt. 1999 gründete er sein eigenes Platten-La-
bel „Apapaziz Productions“ und veröffentlichte
2000 die erste eigene CD „Violin Sonatas – Enes-
cu, Ravel, Debussy“ (mit dem Pianisten Eric Ferrand
N’Kaoua). Es folgten 2001 „No piano on that one“
(mit seinem Trio „The Colors of Invention“, M. P.
Langlarmet, Harfe u. Corey Jamieson, Cembalo)
und 2002 „Vivaldi’s Four Seasons“ (mit „The Co-
lors of Invention“). 2003 erschien eine Aufnahme
mit der Sinfonia Varsovia mit Violinkonzerten von
Bach und Mozart sowie „Vivaldis Four Seasons“
(wieder mit „The Colors of Invention“).
Ende 2005 wird die Einspielung mit seinem Solo-
Programm „Hope you like violin?“ erscheinen.
Solist
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Frederick Delius, oft als „englischer Debussy“bezeichnet, repräsentiert den impressionisti-
schen Flügel der britischen Komponistengenera-
tion, die gegen Ende des 19. Jahrhunderts eine
Wiedergeburt der englischen Musik eingeleitet
hat. Obwohl in England als Sohn eines Deutschen
geboren, studierte er am Leipziger Konservatori-
um (mit Edward Grieg), lebte lange in Frankreich
und war viel gereist. In Florida hatte er engen
Kontakt zur Musik der Schwarzen, seine Oper „Ko-
anga“ (Uraufführung 1904) ist Beleg dafür. Das
erste Stück unseres Programms aber hat eine lite-
rarische Vorlage und ist ein Tanz aus der Oper
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Edward Elgar gilt heute als der erste englische
Komponist nach Purcell, der übernationale Bedeu-
tung erlangte, mehr noch, dessen Name für die
englische Musik schlechthin steht. Wir kennen von
ihm vor allem die berühmten Märsche „Pomp and
Circumstance“. Mit seinen „Enigma“-Variationen
(1899) wurde er in seinem Land erstmals bekannt.
Enigma heißt Rätsel, und rätselhaft bleiben die Va-
riationen. Das Thema selbst tritt niemals klar her-
vor, und beinahe keine der 14 Variationen – zwar
mit musikalischen Monogrammen ihm naheste-
hender Personen überschrieben – läßt sich wirk-
lich enthüllen. Dies schmälert keineswegs den Wert
der geistvollen, glänzend gearbeiteten Kompositi-
on, die immer wieder gern aufgeführt wird, gele-
gentlich sogar im Rundfunk erklingt.
Wolfgang Amadeus Mozarts Violinkonzerte, alle
innerhalb des Jahres 1775 entstanden, gehören zu
den großen musikalischen Offenbarungen des
noch sehr jungen Komponisten. Das G-Dur-Kon-
zert steht als ein reifes Meisterwerk vor uns. Mit
dem Reichtum seiner Gedanken und der Tiefe der
Emotionen setzte es geradezu neue Maßstäbe. Es
dürfte interessant werden, dieses Mozart-Konzert
jetzt mit Gilles Apap – erstmals Gast der Dresdner
Philharmonie – zu hören, einem Geiger „aus einer
anderen Dimension“, wie es in einer Kritik heißt.
Dieser Künstler geht unkonventionelle Wege und
folgt in erster Linie seiner Freude am Spielen, sei-
nem Instinkt für musikalische Herausforderungen
jeder Art und seiner Überzeugung, daß „alle Mu-
sik gleich geschaffen ist“. So spielt er das klassi-
sche und zeitgenössische Repertoire ebenso wie
Jazz, Blue-Grass, Country, Klezmer, Gypsy, Irish
Folk und indische Musik. Es macht Freude, ihm zu-
zuhören, und das zeigt seine wachsende Fange-
meinde auch in Deutschland.
11
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geb. 29. 1. 1862
in Bradford, Yorkshire;
















Frederick Delius (eigentlich Fritz Albert Theo-dor), Sohn eines aus Deutschland stammen-
den Wollhändlers, gehört zu den herausragenden
Komponistenpersönlichkeiten Englands. Er selbst
aber empfand sich gar nicht so sehr als britischer
Komponist und nahm ganz bewußt nicht an den
zeitgenössischen Diskursen um eine englische Na-
tionalmusik teil, weder theoretisch noch in seinen
Werken. Dies hatte weniger mit seiner deutschen
Abstammung zu tun oder damit, daß er einen
Großteil seines Lebens in Frankreich lebte, sondern
mußte „einer ausgeprägten Egozentrik“ zuge-
schrieben werden, „die neben sich selbst und der
eigenen, eng umrissenen künstlerischen Vision
kaum etwas gelten ließ, gewiß keine nationalen
musikalischen Kanon-Konstruktionen“ (Guido
Heldt). So hatte es seine Musik anfangs auch
schwer, in England aufgeführt zu werden, denn
Delius galt als „cosmopolitan, … was für England
kaum nötig ist“. In Deutschland hingegen schätz-
te man sein Werk schon bald. Der persönliche Ein-
satz des berühmten Dirigenten Sir Thomas Bee-
cham (Gründer und Leiter sowohl des London
Philharmonic Orchestra als auch später des Royal
Philharmonic Orchestra) machte Delius schließlich
in seiner eigentlichen Heimat hoffähig. Dies ging
so weit, daß der erste wichtige Delius-Apologet,
Philip Heseltine, sich dann sogar überschäumend
äußerte: „So wie Beethoven der Morgen und Wag-
ner der Mittag, so ist Delius der Sonnenuntergang
der großen Musikepoche, die wir Romantik nen-
nen.“
Doch sein Weg führte den jungen Menschen an-
fangs in eine völlig andere Richtung. Trotz einer
musikalischen Grundausbildung sollte er nach
dem Willen des Vaters Kaufmann werden und im
elterlichen Geschäft in die Lehre gehen. Das Le-
ben als Geschäftsmann lag ihm jedoch nicht, und
auf seinen zahlreichen Reisen versuchte er mehr
das musische Klima der europäischen Städte zu er-
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gründen, als dem geforderten kaufmännischen
Auftrag nachzukommen. Z.B. nutzte er einen län-
geren Aufenthalt in Chemnitz, um bei dem spä-
terhin berühmten Geiger Hans Sitt Unterricht zu
nehmen. Schließlich schickte ihn der Vater 1883
nach Übersee (Florida). Dort arbeitete er ein Jahr
lang als Verwalter einer Zitrusplantage. Er blieb
aber in Amerika, lebte vergleichsweise isoliert in
Solana Grove an den Ufern des St. Johns Flusses,
wo ihn die Gesänge der schwarzen Arbeiter fas-
zinierten, ein bleibender Eindruck, der sich später
auch in seinen Kompositionen ausdrücken sollte.
Eine zufällige Begegnung mit dem Organisten
Thomas Ward in Jacksonville entwickelte sich zu
einem Lehrer-Schüler-Verhältnis und zu einer
wahren Freundschaft. Für den jungen Delius stand
seither fest, daß allein der Musikerberuf seine
13
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wirkliche Bestimmung sein könne. Sein Vater
stimmte schließlich einem Studium am Leipziger
Konservatorium zu, und er erhielt ab 1886 Unter-
richt bei den namhaften Kompositionslehrern Carl
Reinecke und Salomon Jadassohn und konnte sei-
nen Geigenunterricht bei Hans Sitt wieder aufneh-
men. Er begann für Richard Wagner zu schwär-
men und Friedrich Nietzsche zu verehren, der
seine geistige Ausrichtung bis zu seinem Tode be-
stimmen sollte. Hier lernte er auch Edvard Grieg
kennen, woraus sich eine lebenslange Freund-
schaft entwickelte. Nach Beendigung des Studi-
ums ging Delius nach Paris, ließ sich im Quartier
Latin nieder und verkehrte dort in zahlreichen
Künstlerkreisen, die ihn für sein kompositorisches
Schaffen stark beeinflußt haben dürften. Hier be-
gründet sich auch sein Hang zu impressionisti-
schen Effekten in seinen Kompositionen, der ihm
später den Ruf einbrachte, ein „englischer Debus-
sy“ zu sein. Delius hatte sich inzwischen ganz in
Frankreich niedergelassen. Hier erlebte er seine
produktivste Zeit im Jahrzehnt vor dem Ersten
Weltkrieg, als er eine Flut von Orchester- und
Chorwerken ausarbeitete. Aber hier holte ihn auch
eine furchtbare Krankheit ein, die Syphilis. Bis
1924 war es ihm noch möglich, kompositorisch
tätig zu sein, gegen Ende 1925 war er blind und
paralysiert, aber immer noch geistig präsent. Er
verstarb nach langem Leiden in Frankreich, wur-
de allerdings in England begraben, inzwischen
längst zu Ruhm und Ansehen gekommen. 
Obwohl Delius als ein musikalischer Spätstarter
anzusehen ist, bedingt durch seine schwierige
Schaffensbiographie – der anfängliche Widerstand
des Vaters gegen eine Musikerlaufbahn, der mä-
ßige Erfolg seines Leipziger Musikstudiums –, hin-
terließ er ein umfangreiches Œuvre: sechs Opern,
drei Schauspielmusiken, das Oratorium „A Mass of
Life“, je ein Konzert für Violine und Violoncello,
eine Fülle orchestraler Kompositionen, Chorwer-
14
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Szene aus „Romeo und
Julia auf dem Dorfe“ in
einer Inszenierung der
Oper Kiel (1994)
ke, Lieder und Kammermusik. Während die „im-
pressionistischen“ Orchesterminiaturen wie „In a
Summer Garden“ (1908) und „A Song before Sun-
rise“ (1918) vielleicht zu seinen bekanntesten
Kompositionen zählen, stellen die Orchesterlieder
für Solisten und Chor seine größte künstlerische
Errungenschaft dar. 
Neben Strauss und Mahler zählt Delius zu den we-
nigen postwagnerischen Spätromantikern, die zu
einer eigenen Tonsprache gefunden haben. Kenn-
zeichnend für seine Kompositionsweise sind ein-
fache volksliedhafte Themen und aparte Harmo-
nien, die aufgefangen werden in einer verfeinerten
Klangästhetik und einem wohlklingenden Gewand.
Unter seinen Bühnenwerken ragt die 1900/01 ent-
standene Oper „A Village Romeo and Juliet“ her-
aus und fand auch größere internationale Beach-
tung. Das von seiner Frau, Jekla Delius, verfaßte
Libretto beruht auf der Novelle „Romeo und Ju-
lia auf dem Dorfe“ von Gottfried Keller und han-
delt in Analogie zum Shakespeare-Drama von ei-
nem verhinderten Liebespaar. Man kann das Stück
15
 Progr_9.AK_25.26.6.05  13.06.2005  15:58 Uhr  Seite 15    (Schwarz/P
durchaus als eine sinfonische Dichtung mit atmo-
sphärisch dichten Stimmungsbildern auffassen, zu
denen die Spielhandlung das Programm liefert.
Vieles spielt sich direkt im riesenhaft besetzten Or-
chester ab und kulminiert in eindrucksvollen Zwi-
schenspielen. Das schönste dieser Orchesterinter-
ludien erscheint vor dem letzten Bild und hat
unter dem Titel The Walk to the Paradise Gar-
den auch Einzug in die Konzertsäle gefunden. Da-
mit diese Musik auch von normalbesetzten Orche-
stern aufgeführt werden kann, hat Sir Thomas
Beecham eine entsprechendes Arrangement her-
gestellt, das heute auch meist für konzertante
Aufführungen verwendet wird.
Noch vor seiner „Romeo-und-Julia“-Oper war ein
anderes „lyrisches Drama“ entstanden: „Koanga“,
eine afrika-amerikanische Sklaven-Oper (1895 bis
1897), in manchen Details eine Vorwegnahme von
Gershwins „Porgy and Bess“. Auch hieraus hat sich
ein Orchesterstück erhalten, das gern aufgeführt
wird: La Calinda, ein Tanz, dessen Ursprung zwar
in Afrika zu finden ist, der aber auf den Planta-
gen in Amerika gesungen und getanzt wurde. Die-
se Musik hatte Delius unmittelbar in seinen ame-
rikanischen Jahren erfahren können. Sie sollte
weite Strecken seines kompositorischen Lebens
begleiten und immer wieder auftauchen. Doch so
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Der siebenjährige
Mozart im Galakostüm,






I ch kann nicht Poetisch schreiben, ich bin keindichter. ich kann die redensarten nicht so
künstlich eintheilen, daß sie schatten und licht ge-
ben; ich bin kein mahler. ich kann sogar durchs
deuten und durch Pantomime meine gesinnungen
und gedancken nicht ausdrücken; ich bin kein
tanzer. ich kan es aber durch töne; ich bin ein Mu-
sikus“ – bekannte einst Wolfgang Amadeus Mo-
zart in einem Brief an seinen Vater (8. November
1777 aus Mannheim). Aber das war es auch. Mo-
zart war ein Musikus durch und durch, ein Erz-
musiker, einer, der in Tönen dachte und mit ih-
nen machte, was er wollte, gottbegnadet und
Zeitlebens ein unerschöpflicher
Quell an Inspiration – einzigartig
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1763 – 1766 mehrere
Reisen als Wunderkind
durch Westeuropa bis




























kindlich naiv. Für ihn war es die selbstverständ-
lichste Sache der Welt, Musik zu spielen und auf-
zuschreiben. Ihm wäre niemals in den Sinn ge-
kommen, daß sich andere damit mühen mußten.
Als Kind flogen ihm die Herzen aller Menschen zu,
als junger Mann wurde er – nicht nur auf seinen
Reisen – bewundert und gelobt, doch als Erwach-
sener bemerkte auch er, daß ein Publikum gewon-
nen werden mußte. Nur 35 Jahre lang währte die-
ses Leben. Aber tausend Musikwerke auf allen
erdenklichen Gebieten hat er hinterlassen, der
Meister der Töne, ein Quell unerschöpflicher In-
spiration. Es hat keinen Komponisten gegeben,
der mit gleicher Vollendung allen Gebieten ge-
recht werden konnte, ob Oper oder kirchliche Wer-
ke, ob Sinfonien oder Serenaden, ob Sonaten oder
Kammermusik, Lieder oder Chöre. In ihnen allen
herrscht eine solche Fülle, ein solcher Überfluß an
Eingebung, daß man vor einem wahren Wunder
steht. Dazu kommt die höchste Grazie, eine viel-
gestaltige Ausdruckskraft, eine nie übertroffene
Eleganz der Form und eine Innigkeit der melodi-
schen und harmonischen Gestaltung. 
Aber doch war auch Wolfgang ein Mensch, der
erst lernen mußte, seine Welt zu erkennen und mit
seinen reichen Gaben umzugehen. Vater Leopold
war es, ein wackerer, aber sicherlich nicht außer-
gewöhnlicher Musiker, der ihn lehrte, der ihn führ-
te und lange Zeit streng lenkte. Er brachte den
Sohn in die große Welt. Auf zahlreichen Reisen
verstand er es, ein „Wunderkind“-Image aufzu-
bauen und die nähere und weitere Umgebung da-
mit zu verzaubern. Als herausragender Klavierspie-
ler, gelegentlich auch als wundervoller Geiger und
als frühreifer Komponist brillierte der Knabe an
vielen Fürstenhöfen und Musikzentren Europas.
Und dort lernte er mehr von dem, was es heißt,
Musik zu machen, zu komponieren, als er jemals
im heimischen Salzburg hätte erfahren können. In
Italien brach seine Liebe zum Gesang und allem
19
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Gesanghaften überhaupt hervor. Er sollte dies Zeit
seines Lebens nicht vergessen, nicht nur in seinen
zahlreichen Opern, sondern in seiner gesamten
Musik. In London beeindruckte ihn der jüngste
Bach-Sohn Johann Christian, der vorher lange in
Italien gelebt hatte, mit seinen „singenden The-
men“ und dem Galanten seines Stils. Aus Paris
brachte der junge Mozart den dortigen Geschmack,
den französischen „goût“ mit, hörte aber in Mann-
heim, später in München einen Orchesterklang, wie
er ihn vordem noch nicht erfahren hatte. Doch Mo-
zart suchte niemals, auch nicht als ganz junger
Komponist, unbedingt nach Vorbildern, um sie
dann imitieren zu können, sondern er nutzte sie
als Sprungbrett. Er flog gleich höher und weiter,
sobald er seinen Absprung hatte. Er gab sich ei-
nem kostbaren Einfluß ganz unbefangen, unge-
künstelt hin, konstruierte nicht lange herum, hat-
te im Ohr, wie es andere machten und machte
daraus Eigenes. Alles so, als wäre es ganz einfach,
20
Leopold Mozart
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als wäre es nichts. Er strebte nicht bewußt nach
Originalität, wollte auch gar nicht das Besondere.
Er hatte einfach nur keine Mühe, seinen künstle-
rischen Gedanken ein ganz persönliches Gepräge
zu geben. Er war schon „Mozart“, ehe er es wirk-
lich selbst bemerkte. Diese Gabe, alles, was ihn in-
teressierte, aufzunehmen, aufzufangen, sich von all
dem inspirieren zu lassen und etwas wirklich Neu-
es zu gestalten, ist wohl besonders hervorhebens-
wert. Bei Mozart wurde – nach ersten Anfängen in
zartem Knabenalter, versteht sich – eben alles neu.
Auch als er damit begann, Sinfonien zu schreiben.
Neun Jahre alt war er bei seiner unschuldigen er-
sten in Es-Dur KV16. Es sollten über fünfzig wer-
den. (Nicht alle sind erhalten, andere vermutlich
falsch zugeordnet; jedenfalls zählt die alte Mozart-
ausgabe „nur“ 41 Werke.) Und so begann er auch
frühzeitig, Konzerte zu komponieren, anfangs wel-
che für „Clavicembalo“ und Orchester, da war er elf
Jahre alt. Schließlich sollten es zahlreiche Klavier-
konzerte werden, man spricht heute von 23 Wer-
ken, meist für den eigenen Gebrauch komponiert.
Und auch die Violinkonzerte schrieb er als junger
Mann (1775). Er spielte sie selbst gern, auch spä-
ter noch, komponierte sie aber für seinen Nachfol-
ger als Konzertmeister in Salzburg, den Italiener
Antonio Brunetti. 
Oftmals wird übersehen oder zumindest weniger
beachtet, daß Mozart – vor allem gerühmt als Kla-
vierspieler – auch ein sehr guter Geiger war. Bei sei-
nem Vater, dem namhaften Herausgeber einer
maßstabsetzenden Violinschule, hatte er wie
selbstverständlich das Geigenspiel erlernt und wur-
de bereits mit 13 Jahren als Konzertmeister – un-
besoldet zwar – bei der Salzburger Hofmusik an-
gestellt. Das spricht für eine solide Beherrschung
seines Instruments. So verwundert es nicht, daß er
gerade auf seinen Reisen nach Italien, dem Land
berühmter Violinvirtuosen, auch auf entsprechen-
de Kompositionen geachtet hat, sich mit der dor-
tigen, besonders ausgeprägten und bereits sehr
weit entwickelten Konzerttradition beschäftigen
21
Vermutlich hatte Wolf-
gang kein so vorder-
gründiges Interesse am
eigenen Violinspiel. Denn
so, wie es ihm bei Hofe
eine Last gewesen ist,
schien er auch wenig
Trieb zum Geigen und
vielleicht auch kein
rechtes Selbstvertrauen
in seine Leistungen ge-
habt zu haben.
„Du weist selbst nicht,
wie gut du Violin spielst“
– versuchte Leopold
seinen Sohn, der gerade
in Augsburg weilte, auf-
zumuntern (18. Oktober
1777) – „wenn du nur
dir Ehre geben und mit
Figur, Herzhaftigkeit,
und Geist spielen willst,





daß er so spielen konnte,
„als wenn ich der größte
Geiger in ganz Europa
wäre ... da schauete alles
gros drein“.
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wollte. Es ist nicht überliefert, welche der namhaf-
ten italienischen Geiger er selbst gehört hat, bei-
spielsweise den berühmten Maestro Giuseppe Tar-
tini (1692 – 1770). Doch hat er sicherlich dessen
Konzerte studiert, einige wenigstens. Das allein war
er schon dem Vater schuldig, der diesem Italiener
einen großen Raum in seiner Violinschule einge-
räumt hatte. Und der Vater war es auch, der im-
mer und immer wieder den Sohn antrieb, sich mehr
der Violine zu widmen.   Aber schon frühzeitig er-
schien es dem jungen Komponisten viel wichtiger
zu sein, nicht nur auf der Geige zu spielen, son-
dern etwas für das Instrument zu tun, was das
„moderne“ Spiel beflügeln könnte. Er wollte so
komponieren, daß es jedem Spieler eine Freude
wäre, solche Stücke aufzuführen. Und er tat’s als-
bald, schrieb Violinsonaten und seine ersten Quar-
tette. 1773/74, bezeichnenderweise kurz nach sei-
ner letzten Italienreise, schuf er dann seine ersten
größeren Konzertkompositionen, ein Concertone
für zwei Soloviolinen und Orchester (KV 190) und
– wie neuere Forschungen zeigen – das erste sei-
ner fünf Violinkonzerte (B-Dur KV 207). Hier setz-
te er sich vor allem mit dem in Italien geformten,
noch ganz und gar barocken Konzertmodell aus-
22
Der Dom in Salzburg,
u. a. Mozarts Wirkungs-
stätte bis 1781
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einander, dem ausgeprägten Dialog zwischen Solo
und Tutti und einem motivisch abwechlungsrei-
chen Spiel zwischen den Partnern. Er versuchte,
ältere und neuere Formen zu verbinden. Kurz vor-
her war ein Klavierkonzert (KV 175) entstanden
und kurz danach ein Fagottkonzert (KV 191), ein
sicheres Zeichen dafür, daß Mozart damit begann,
sich mit der Konzertgattung ernsthaft zu befas-
sen. Erstaunlich aber ist es, daß der frühreife Mo-
zart sich nicht schon viel früher der Konzertform
zugewandt hatte, denn als Geiger hätte er vermut-
lich auf seinen Reisen trefflich seine komposito-
rischen und virtuosen Fähigkeiten demonstrieren
können. Das aber hatte wohl Gründe: Zum einen
war das Konzert kompositionstechnisch, mit der
schwierigen Balance zwischen Solo und Orchester,
eine viel heiklere Gattung als die aus standardi-
sierten Formeln zusammengesetzte Orchesterton-
sprache der frühen Sinfonie; zum anderen befand
sich die Gattung momentan in einer kritischen
Umbruchphase. Das alte barocke Reihungsprinzip,
die Ritornellform mit einer geschlossenen Mono-
thematik, und die neuen Formgesetze des Sona-
tensatzes mit ihrem dynamischen Themendualis-
mus ließen sich nicht so recht vermitteln. Mozart
ging diese Probleme erst an, als er sich sicher war,
sie auch lösen zu können. Aber er hatte inzwi-
schen so mancherlei gelernt und bereits vieles um-
gesetzt, das ihn wegführte von „barocken“ Vor-
bildern. Für ihn war es längst selbstverständlich
geworden, die späterhin als „klassische“ Sonaten-
satztechnik bezeichnete Formen- und Ausdrucks-
sprache zu beherrschen. Auch sein gesamtes Salz-
burger und Wiener Umfeld hatte sich vom älteren
Reihungsprinzip gelöst, hatte die süddeutsch-al-
penländische Volksmelodik für kompositorische
Arbeiten entdeckt und versucht einzubeziehen.
Alle bemühten sich um eine kantable Stimmfüh-
rung und feilten ihrerseits an der Ausformung des
Sonatensatzschemas. Mozart war in bester Gesell-
schaft, sogar auf gutem Wege, ernstzunehmende
Zeitgenossen wie Karl Ditters von Ditterdorf und
23
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Aufführungsdauer:
ca. 25 Minuten
Michael Haydn zu überflügeln. Entscheidend für
Mozarts Art zu komponieren waren aber doch
wohl die direkten Anregungen aus der italieni-
schen Oper, denn das Singbare seiner Themen
zeichnet seine Werke aus, die kantable Linienfüh-
rung wird zu seinem „Markenzeichen“, das Vir-
tuose nicht Selbstzweck.
1775 aber, Mozart war noch in Salzburger Dien-
sten, seit drei Jahren allerdings als „besoldeter“
Konzertmeister, komponierte er – man kann sa-
gen – in einem Zuge vier Violinkonzerte, zwischen
Juni und Dezember gleichsam eine Serie (D-Dur
KV 211; G-Dur KV 216, D-Dur KV 218 und A-Dur
KV 219). Daraus wird deutlich, mit welcher Ener-
gie er die für ihn doch recht neuartige Gattung
anging. Mit dem 5. Konzert hatte er dann wohl
sein kompositorisches Ziel erreicht und später kein
Violinkonzert mehr komponiert. Es mag allerdings
auch damit zusammenhängen, daß er vor allem in
den Wiener Jahren nach 1781 das Klavier bevor-
zugte und sich ganz diesem Instrument widmen
wollte. Nebenher sei nur angemerkt, daß er noch
einige Einzelsätze schrieb, so z. B. für sein erstes
Violinkonzert, um es seinen anderen formal an-
zugleichen. Die insgesamt fünf Violinkonzerte
sind ein beeindruckendes Dokument von Mozarts
Kühnheit und Originalität, und sie bedeuten nicht
nur in seinem Schaffen, sondern auch in der Ge-
schichte des Konzerts einen entscheidenden
Schritt nach vorn.
Das Violinkonzert G-Dur KV 216 ist Mozarts drit-
tes Werk dieser Gattung.  Erstmals konnte die
Konvention wirklich gesprengt werden, indem das
Typenhafte durch das Individuelle verdrängt wur-
de. Mit einem großen Reichtum an Gedanken und
einer unbeschreiblichen Emotionstiefe erreichte
der Komponist ein neues Niveau, schuf damit ein
wirkliches Meisterwerk und setzte neue Maßstä-
be. Das Konzert entstand im September 1775 (da-
tiert mit dem 12. September).
Neue Maßstäbe in seiner Zeit gesetzt:
Individuelles und Originales, Reichtum
an Gedanken und emotionale Tiefe
verdrängen das Typenhafte
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Der 1. Satz beginnt mit einem schwungvoll-fest-
lichen Allegro, konzentriert und kraftvoll, mit
weitgespannten Melodiebögen und energischer
Dynamik in stürmisch drängender Bewegung. Das
Orchester hat Entscheidendes beizutragen, beglei-
tet nicht mehr nur, sondern steht dem Solisten als
gleichberechtigter Partner gegenüber. Den Bläsern
werden wichtige Aufgaben übertragen. Faszinie-
rend ist die nahtlose Verbindung von thematischer
Arbeit und virtuosem Passagenwerk, eine Einheit
aus musikantischem Geist geboren.
Als inhaltlicher Mittelpunkt des Konzertes ist das
klangsinnliche Adagio anzusehen. Hier sind die
milder klingenden Flöten gegen die Oboen aus-
getauscht und dem gedämpften Klang der Strei-
cher angeglichen. Der Satz ist „die süße Träume-
rei, in der der Solist am Schluß nochmals die
Augen aufschlägt und dem holden Traumbild sei-
nen Scheidegruß nachruft“ (Hermann Abert).
Das Finale, ein leichtfüßig-galantes Rondeau im
französischen Stil, wartet mit einer Überraschung
auf. Urplötzlich, nachdem sich Orchester und So-
list längst im wechselnden Spiel ergötzt, sich die
Gedanken zugeworfen haben und immer neue Fi-
guren eingeflossen sind, fügt Mozart – nach fran-
zösischem Brauch – ein Couplet in fremder Ton-
und Taktart ein: ein Andante und ein Allegretto,
sehr stark an die alpenländische Drehleier erin-
nernd. Der Satz schließt, wie er begonnen hat, mit
dem Rondo im 3/8-Takt, am Ende im Piano zart
verhauchend.
25
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in Broadheath
bei Worcester;
























E s ist durchaus ein Rätsel, warum eine große,reiche und mächtige Nation wie England fast
zweihundert Jahre lang (seit dem Tod von Henry
Purcell, 1695) keine Komponisten von Rang her-
vorbrachte. Nicht nur, daß in diesem Zeitraum an-
dere Künste blühten – auch das Musikleben war,
der bürgerlichen und imperialen Prosperität ent-
sprechend, auf hohem Niveau; daß es zeitweise
von italienischen oder deutschen Künstlern
beherrscht wurde, hätte die Durchsetzung eines
ingeniösen englischen Tonsetzers, hätte es ihn ge-
geben, gewiß nicht verhindert. So erschien es ge-
wissermaßen als ein Novum, als sich mit
Edward (William) Elgar (der die nationale Ach-
tung seiner älteren Kollegen Parry, Stanfort und
Mackenzie bald erreichte und überflügelte) eine
Persönlichkeit anschickte, zum glanzvollen, weit
über die Landesgrenzen hinaus bekannten mu-
sikalischen Repräsentanten zu werden. Elgar, im
wesentlichen Autodidakt, wendete seine Aufmerk-
samkeit den als ,fortschrittlich‘ geltenden Richtun-
gen auf dem Kontinent zu und wurde zu einem
Form-, Klang- und Satzkünstler, der es an Avan-
ciertheit und Raffinement mit dem etwas jünge-
ren Richard Strauss aufnehmen konnte. Obgleich
seine Musik in ihren strahlenden Gründerzeit-
Aspekten einiges vom weltläufig-grandiosen
Lebensgefühl der viktorianischen Epoche wider-
spiegelt, darf man auch nicht vergessen, daß El-
gar als Katholik im anglikanischen England auch
etwas Außenseiterisches hatte. In vielen Werken
(nicht nur in den subtilen Oratorien) manifestier-
ten sich auch Züge von Verinnerlichung und
aristokratischer Zurückgezogenheit“ (Hans-Klaus
Jungheinrich).
So gilt Elgar heute als der erste englische Kom-
ponist nach Purcell, der übernationale Bedeutung
erlangte, mehr noch, dessen Name für die engli-
sche Musik schlechthin steht. Der Ruhm Elgars als
nationale „Institution“ mit Beginn seiner zweiten
Späte Anerkennung für den
Form-, Klang- und Satzkünstler









Lebenshälfte steht in deutlichem Kontrast zur Le-
benswirklichkeit seiner frühen Jahre. 
Er wuchs als später Repräsentant der ausgehen-
den viktorianischen Epoche – Zeitgenosse von Ed-
ward VII. und George V. – in einfachen Verhält-
nissen auf. Als Sohn eines Musikalienhändlers und
Organisten war er schon früh mit der Musik ver-
traut und erlernte eine Reihe von Instrumenten
autodidaktisch. Nachdem Elgar bereits als Zwölf-
jähriger mit kleineren Werken kompositorisch her-
vorgetreten war, gelang ihm doch erst relativ spät
der Durchbruch zu öffentlicher Anerkennung. Als
Nachfolger seines Vaters im Organistenamt an der
27









katholischen Kirche in Worcester (1885 – 1889)
lebte er nach der Heirat (1889) mit seiner Klavier-
schülerin Caroline Alice Roberts zunächst sehr zu-
rückgezogen auf seinem Landsitz Malvern, als
Komponist nur wenig beachtet. Dort entstanden
aber zwischen 1892 und 1899 jene Oratorien und
Orchesterwerke, die Elgar schließlich Anerkennung
brachten. Als er 1897 offiziell beauftragt wurde,
für die Feierlichkeiten zum 60jährigen Regie-
rungsantritt der Königin Victoria Festmusiken zu
schreiben, war sein Name schon bekannt und
wurde auch in London mit Achtung genannt.
Doch erst zwei großangelegte Werke, die „Enig-
ma“-Variationen (1899) und das Oratorium „The
Dream of Gerontius“ (1900), sorgten dafür, daß er
zum angesehensten Komponisten seines Landes
28








Konzert am 29. und
30. August 1980.
avancierte. Über den Beifall des Publikums hinaus
wurden ihm zahlreiche Ehrungen, Ehrendoktor-
würden und der Adelstitel zuteil für ein Schaffen,
das in der Folgezeit mit Werken wie zwei Sinfo-
nien, ein Violinkonzert, der Shakespeare-Studie
„Falstaff“ und das Cellokonzert seinen Höhepunkt
erreichen sollte. Der Tod seiner Frau im Frühling
1920 stürzte Elgar in einen Zustand melancholi-
scher Apathie. Von Krankheiten gezeichnet, ver-
mochte er seinen vierzehn letzten Lebensjahren
keinen bedeutenden schöpferischen Impuls mehr
abzugewinnen. Er starb 1934, in dem tragischen
Jahr der modernen englischen Musikgeschichte,
das außer seinem Tod auch den seiner Komponi-
stenkollegen Frederick Delius und Gustav Holst
brachte.
Wie viele Musiker haben nicht schon, am Klavier
improvisierend, Menschen „porträtiert“! Wie viele
Themen der klassisch-romantischen Musik sind
nicht, wenn auch verschwiegene, „Abbilder“
menschlicher Charaktere! Zu den wenigen Kom-
ponisten, die in einem großen Werk gleich eine
ganze Reihe solcher „Abbilder“ geschaffen haben,
gehört Edward Elgar, der erste englische Kompo-
nist von Rang nach Henry Purcell. Dieses Werk
sind die „Variationen über ein eigenes Thema für
Orchester op. 36“ (1899). Elgar, ein Autodidakt,
war zu dieser Zeit 42 Jahre alt und bis dahin kaum
bekannt. Mit diesem Opus wurde er jedoch mit ei-
nem Schlag berühmt. Es zählt mit der „Cockaigne-
Ouvertüre“, zwei Sinfonien und der sinfonischen
Dichtung „Falstaff“ zu seinen bedeutendsten Or-
chesterwerken. Es ist außerdem sein persönlich-
stes: Elgar zeigt sich hier von einer warmherzigen,
noblen und witzigen Seite; vom Finale abgesehen,
fehlt jeglicher Pomp und jegliche Rhetorik – Ei-
genschaften, die in manchen anderen Komposi-
tionen Elgars vorherrschen.
29
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Das Werk ist heute unter dem Namen Enigma-
Variationen bekannt: Das dreiteilige Variations-
thema trägt in der Partitur die Überschrift „Enig-
ma“ (Rätsel). Das Thema soll ein Rätsel aufgeben:
Hinter ihm soll sich ein ganz anderes Thema ver-
bergen. Für das zeitgenössische Publikum, das mit
Elgars Biographie nicht vertraut war, waren auch
die einzelnen Variationen voller Rätsel: Sie sind
nämlich entweder mit Initialen oder mit Phanta-
sienamen überschrieben. Die XIII. Variation trägt
überdies die Bezeichnung „Romanza“ und statt
eines Namens drei Sternchen! 
Das Werk besteht aus Thema und dreizehn Varia-
tionen; die XIV. dient als großangelegtes „Finale“
(ohne Fuge!). In den Variationen hat Elgar Por-
träts seiner Freunde gezeichnet; das Thema wird
also nacheinander durch die Persönlichkeit jeweils
eines anderen Menschen gesehen. Die „Enigma“-
Variationen gehören zum Typ der deskriptiven
freien Variation; im Gegensatz aber zu ähnlichen
Werken von Frederick Delius, Vincent d’Indy oder
Richard Strauss sind Elgars Variationen nach klas-
sischem Vorbild durch Zäsuren voneinander ge-
trennt. Die Variationen sind freilich nicht alle „Por-
träts“. Manche halten nur eine Eigenschaft oder
eine Angewohnheit eines Freundes fest. So wird
in der VIII. Variation (W. N.) das Lachen von Wi-
nifred Norbury musikalisch wiedergegeben. Ein
anderes Beispiel: Hew David Steuart-Powell, mit
dem Elgar oft musizierte, fuhr jedesmal vor Spiel-
beginn auf den Klaviertasten auf und ab. Solche
Läufe sind in der II. Variation (H. D. S. - P.) nach-
geahmt. Es sind stark chromatische Läufe, obwohl
(oder weil) Steuart-Powell Chromatik verabscheu-
te. Es gibt auch Variationen, die auf eine Sache
anspielen, die nur zwei Menschen kennen. Zum
Beispiel die Variation Nr. IX. Ihre Überschrift of-
fenbart zugleich Elgars Sinn für Wortspiele. Mit
„Nimrod“ ist selbstverständlich nicht der biblische
Jäger gemeint, sondern Elgars Verleger-Freund
Originelle, musikalisch
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(bei Novello) A. J. Jaeger. Hätte Elgar dessen Tem-
perament wiedergeben wollen, wäre die Variation
ganz anders ausgefallen, und man hätte sie dann
vielleicht als ein Jagdstück deuten können. Sie ist
aber ein äußerst ausdrucksvolles Adagio (es wer-
den vor allem die Sept-Intervalle des Themas aus-
genutzt), das zu Beginn gleichsam die „Idee des
langsamen Satzes“ bei Beethoven beschwört. Ge-
nau darum war es den beiden Freunden in einem
Gespräch einmal gegangen. Und die Variation Nr.
XI mit den Initialen „G.R.S.“ gibt kein Porträt des
Organisten George Robertson Sinclair. Vielmehr
führt hier Elgar aus, worum sein Freund einmal
gebeten hatte: in Musik zu setzen, wie sein Hund
– eine berühmt gewordene Bulldogge – ins Was-
ser springt, herumpaddelt und glücklich eine Lan-
destelle findet. Eine der originellsten Variationen
ist die zauberhaft instrumentierte X., ein „Inter-
mezzo“. Mit dem Namen „Dorabella“ ist nicht
etwa die eine der zwei Offiziersbräute aus „Cosí
fan tutte“ gemeint, sondern Dora Penny, spätere
Mrs. Richard Powell. In diesem Musikstück wird,
wie Elgar meinte, eine „Stimme zum Ausdruck ge-
bracht“. In der letzten Variation – dem Finale –
zeichnet sich Elgar selbst. Da seine Frau und der
bereits erwähnte Verleger den größten Einfluß auf
sein Leben, seine Kunst besaßen, tauchen Varia-
tion (C. A. E.) – ein Porträt von Caroline Alice El-
gar – und die „Nimrod“-Variation in der Mitte des
Finales thematisch nochmals auf. In Elgars etwas
lärmendem „Selbstporträt“ wird das Bild eines
konservativen Komponisten bestätigt, der zwar
noch ganz im Einklang der edwardischen Gesell-
schaft lebt (später zog er sich enttäuscht von ihr
zurück), es aber meisterhaft versteht, eben diese
Gesellschaft – auch seine Freunde und seine Um-
welt musikalisch zu charakterisieren.
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32
29 BLÄSERKUNST
IN T IEFSTEN KLANGREGIONEN
Am Ende der Instrumentenserie, die uns eine Spielzeit lang beglei-
tet hat, wollen wir in Baßregionen hinabsteigen. Die TUBA – eben-
so genannt im Englischen, Französischen und Italienischen – ist nicht
nur das tiefste aus der Familie der Ventilinstrumente, sondern auch
das unhandlichste, größte und schwerste. Die Tuba erfordert stäm-
mige Spieler – im Orchester, wo man sie neben den Posaunen ortet,
und erst recht in marschierenden Kapellen. Sogleich fühlen wir uns
an ein Gesetz der Akustik erinnert, dem wir schon bei der schwin-
genden Saite begegnet sind: Größe, Masse und Frequenz hängen zu-
sammen. Je tiefer ein Instrument klingen soll, um so gewichtiger und
umfänglicher muß es gebaut sein. Wiegt eine B-Tuba weniger als
neun Kilogramm, gilt sie als leicht. Das Material – eine Legierung –
hat sein Gewicht, soll es sich zu einem fünfeinhalb Meter langen,
konischen Rohr formen.
Ende der 1830er Jahre, kurz nach der Erfindung der Ventile, baute
man in Deutschland und Österreich die ersten Ventilbässe und nann-
te sie – recht lautmalerisch – „Bombardon“. Die moderne Tuba
stammt von der Baßtuba ab, die der Berliner Musikkapellen-Direk-
tor Garde Wilhelm Wieprecht (1802 – 1872) entwickelte. Das Instru-
ment aus der Werkstatt von Johann Gottfried Moritz, Berlin, war mit
fünf Ventilen ausgestattet, womit beide Spielerhände beschäftigt wa-
ren. Bis zu sechs Ventile vergrößern heute den Tonvorrat, aber sie
fordern gerade von Tubisten große Bläserkunst und einen kräftigen
Ansatz. Sonst klängen die Töne unsauber
und der Drachen in Richard Wagners
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U nter dem Namen „SchillerGarten – GroßesRestaurant und Café“, mit dem das beliebte
Lokal seit Dezember 2004 wieder in Betrieb ist, wur-
de es um die Jahrhundertwende schon einmal ge-
führt. Restaurant und Café – das ist auch das Kon-
zept des neuen Besitzers Frank Baumgürtel und
seines Teams. Er ist in Dresden kein Unbekannter, be-
treibt er doch auch das „Paulaner’s“ im Taschenberg-
palais und den „Radeberger Spezialausschank“ am
Terrassenufer.
Etwa 50 Mitarbeiter verwöhnen täglich von 11 bis
01 Uhr die Gäste im SchillerGarten, der im Stil der
Jahrhundertwende mit viel Holz und einem sehens-
werten Zinntresen eingerichtet ist. Im alten Licht-
spieltheater wird künftig der Ausschank für den Bier-
garten mit 1000 Plätzen sein. Das Schillerdenkmal,
1859 von Litfaß – Erfinder der Anschlagsäulen –
zum 100. Geburtstag des Dichters gespendet, fin-
det wieder seinen Platz. Schiller, der 1785 bis 1787
im Hause Theodor Körners auf der anderen Elbsei-
te logierte, soll mit der Wirtstocher des SchillerGar-
tens, Justine Segedin, angebandelt haben. Seit 1859
wird das Lokal „Schillergarten“ genannt. Zum 200.
Geburtstag des Dichters 2005 wird sich Marketing-
leiter Thomas Jacob sicher einiges einfallen lassen.
Doch dazu gibt er heute noch nichts preis.
Ab der Saison 2005 wird die Anlegestelle der Säch-
sischen Dampfschifffahrt von Loschwitz nach Bla-
sewitz verlegt. Der neugestaltete Anleger soll einer-
seits der Dampfschifffahrt mehr Fahrgäste bescheren,
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Sonntag, 3. Juli 2005, 11.00 Uhr
Garten im Schloß Albrechtsberg
MUSIKAL ISCHES PICKNICK
Heitere Serenadenmusik im Grünen für die ganze
Familie mit Solisten der Dresdner Philharmonie
Eintritt: 15 €, Kinder bis 14 Jahre frei
Freitag, 26. August 2005, 19.00 Uhr
Römisches Bad im Schloß Albrechtsberg
PHILHARMONIC FLA IR
Philharmonische Kammermusik, Feuerwerk und
Tanz auf der Wasserbühne (mit Gastronomie)
Das CARUS ENSEMBLE DRESDEN spielt Werke
von Schubert und Mozart; zum anschließenden
Tanz bittet das DRESDNER SALONORCHESTER
Eintritt: 25 €
Sehr verehrte Konzertfreunde,
wir möchten Sie darauf hinweisen, daß wir vom 4. Juli bis 15. August 2005
unsere täglichen Öffnungszeiten urlaubsbedingt verkürzen.
Wir stehen Ihnen in dieser Zeit gern für Ihre Wünsche und Anfragen in
unserer Besucherabteilung im Erdgeschoß, Schloßstraße, zur Verfügung:
Montag, Mittwoch, Donnerstag und Freitag 10 – 12 und 13 – 16 Uhr








Sonnabend, 9. 7. 2005
21.00 Uhr, Freiverkauf
Theaterplatz
Carl Orff (1895 – 1982)
DER MOND





ERZÄHLER Christoph Genz Tenor
4 BURSCHEN Jochen Kupfer Bariton · Matthias
Henneberg Bariton · Marcus Ullmann Tenor ·
Rainer Büsching Baß
PETRUS Georg Zeppenfeld Baß
EIN BAUER Florian Hartfiel Bariton
EIN SCHULTHEISS UND EIN WIRT
Olaf Böhme und Peter Kube Sprecher




27 Dienstjahren in der
Dresdner Philharmonie





In den vielen Jahren sei-
ner Mitgliedschaft in der
Dresdner Philharmonie hat
er dazu beigetragen, den
klangvollen Namen seines
Orchesters sowohl in Dres-
den zu festigen als ihn
auch über die Landesgren-
zen hinauszutragen.
Dafür danken wir und wünschen ihm für das weitere Leben alles Gute.
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Ludwig van Beethoven (1770 – 1827)
Sinfonie Nr. 9 mit Schlußchor
über Verse aus Schillers „Ode an die Freude“
ZUM 200. TODESTAG VON FRIEDRICH VON SCHILLER
Dirigent























10 – 19 Uhr
Sonnabend
























Ton- und Bildaufnahmen während des Konzertes 
sind aus urheberrechtlichen Gründen nicht gestattet.
Programmblätter der Dresdner Philharmonie
Spielzeit 2004/2005
Chefdirigent und Künstlerischer Leiter:
Rafael Frühbeck de Burgos
Intendant: Anselm Rose
Ehrendirigent: Prof. Kurt Masur
Text, sofern nicht anders bezeichnet:
Klaus Burmeister; Autor eines Teils zu Edward Elgars
„Enigma“ ist Eberhardt Klemm (†), geschrieben 1980 für
eine Aufführung der „Enigma“-Variationen im 1. Philhar-
monischen Konzert am 29./30. August 1980
Redaktion: Klaus Burmeister
Foto-Nachweis: Alan Buribayev, Wolfgang Gerloff: Frank
Höhler, Dresden; Gilles Apap: Art Works Agentur Vera
Giese, Berlin 
Grafische Gestaltung, Satz, Repro:
Grafikstudio Hoffmann, Dresden; Tel. 0351/8435522
grafikstudio.hoffmann@t-online.de
Anzeigen: Sächsische Presseagentur Seibt, Dresden
Tel./Fax 0351/31992670 u. 3179936
presse.seibt@gmx.de
Druck: Stoba-Druck GmbH, Lampertswalde
Tel. 035248/81468  ·  Fax 035248/81469
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